Pygmalion ou le pouvoir du mythe by Lesec, Cédric
 
Perspective
Actualité en histoire de l’art 
2 | 2008
Période moderne/XIXe siècle







Institut national d'histoire de l'art
Édition imprimée





Cédric Lesec, « Pygmalion ou le pouvoir du mythe », Perspective [En ligne], 2 | 2008, mis en ligne le 31
mars 2018, consulté le 01 octobre 2020. URL : http://journals.openedition.org/perspective/3435  ;
DOI : https://doi.org/10.4000/perspective.3435 
337actualitéPERSPECTIVE 2008 - 2
Pygmalion ou le pouvoir du mythe
Pygmalion ou le pouvoir 
du mythe
Cédric Lesec
– anne Geisler-szmulewicz, Le mythe de Pygmalion au 
xixe siècle. Pour une approche de la coalescence des mythes, Paris, 
éditions champion, 1999. 418 p., iSBN : 2-782745300133 ; 
58,55 €.
– Victor i. stoichita, L’effet Pygmalion. Pour une anthropo-
logie historique des simulacres, Genève, librairie Droz, 2008 
[The Pygmalion Effect, chicago, the university of chicago 
Press, 2008]. 320 p., env. 120 fig. n. et b. iSBN : 978-2-
600-00537-1 ; 20,86 €.
– chiara savettieri, « ’il avait retrouvé le secret de 
Pygmalion’ : Girodet, canova e l’illusione della vita », 
dans Studiolo. Revue d’histoire de l’art de l’Académie de France 
à Rome, 2003, 2, p. 14-42, fig. n. et b. iSBN 2-85056-648-9 ; 
40 €.
– christiane Dotal, alexandre Dratwicki éd., L’Artiste et 
sa muse, (colloque, Rome, 2005), Paris, Somogy éditions 
d’art/académie de France à Rome, 2006. 336 p., env. 
120 fig. n. et b. iSBN 2-7572-0009-7 ; 25 €.
Dans ses travaux consacrés à l’évolution du 
 mythe de Pygmalion, John l. carr, dès les 
 années 1960, avait ouvert la voie à de nouvelles 
réflexions 1. limitée au xviiie siècle, son étude a 
tracé des voies d’approche 2 : en interrogeant les 
relations qu’entretient le créateur à son œuvre 
par la médiation du mythe, l’historien comprend 
les phénomènes qui sous-tendent la production 
artistique. ce dispositif, particulièrement efficace 
pour le xixe siècle quand se redéfinissent les rap-
ports entre l’artiste et son œuvre, a la faveur de 
récents ouvrages. anne Geisler-Szmulewicz et 
Victor Stoichita s’intéressent aux transformations 
du mythe de Pygmalion et à sa fortune visuelle et 
littéraire. À partir du tableau Pygmalion et Galatée 
d’anne-louis Girodet-trioson, chiara Savettieri 
concentre son analyse sur le thème principal du 
mythe : ce qu’Ernst Gombrich, dans son essai 
L’Art et l’illusion 3, appelait « le pouvoir de Pyg-
malion », c’est-à-dire la puissance par laquelle 
l’artiste produit le sentiment de la vie, insufflée 
dans l’œuvre.
Plus largement, l’étude du mythe ouvre une 
réflexion sur le thème des rapports entre l’artiste 
et sa muse qui a fait l’objet d’un colloque publié 
sous la direction de christine Dotal et alexan-
dre Dratwicki. Quatre publications qui posent, 
chacune à leur manière, le concept d’inspiration 
dont les ressorts résistent habituellement à l’ana-
lyse et qui s’enrichit ainsi de multiples facettes 
– tantôt observation et idéalisation du réel, tan-
tôt introspection de soi-même. le mythe offre en 
outre une voie d’accès remarquablement efficace 
pour interpréter le problème posé par la repré-
sentation de l’artiste face à l’œuvre en cours 
d’élaboration.
 À la suite des travaux de John l. carr, des 
 études d’historiens de l’art, pour la plupart alle-
mands, ont pris pour cadre le xviiie siècle, consi-
déré  comme l’âge d’or du mythe de Pygmalion  à 
 cause de la place primordiale que Winckelmann 
lui donne dans son Histoire de l’art chez les anciens 
parue en 1764 4, de son importante iconographie 
et du mélodrame qu’en tire Jean- Jacques Rous-
seau5. toutes offrent de très complètes analy-
ses de la polysémie du  mythe initial. toutefois, 
le choix d’un champ chronologique élargi au 
xixe siècle permet à d’autres travaux d’esquisser 
de plus fructueuses perspectives. ces recherches 
 s’essoufflent néanmoins à rassembler les formes 
les plus évidentes du  mythe et arasent en consé-
quence la diversité de ses interprétations et la 
richesse de ses sens 6. le propos de l’exposition 
Pygmalions Werkstatt. Die Er schaffung des Menschen 
im Atelier von der Renaissance bis zum Surrealismus, 
tenue à Munich en 2001, pâtit notamment de 
cet impossible recensement. À l’inverse, le choix 
d’un corpus littéraire délimité aux seules œuvres 
d’un écrivain, Balzac ou théophile Gautier par 
exemple 7, empêche d’un auteur à l’autre toute 
analyse des multiples réverbérations du mythe.
le propos d’anne Geisler-Szmulewicz, fruit 
d’une thèse de doctorat ès lettres, se situe à la 
croisée de ces démarches associant études mono-
graphiques et approches plurielles. la définition 
préliminaire et l’étude d’un processus, celui de 
« coalescence des mythes », c’est-à-dire « la ren-
contre entre deux mythes différents qui produit 
le renouvellement de la signification de chacun 
d’eux » (p. 17) l’en distinguent. ce nouveau re-
gard permet non seulement d’analyser en pro-
fondeur les réécritures et réinterprétations du 
mythe de Pygmalion au xixe siècle mais, au-delà, 
de poser la question de la liberté du créateur à 
le réinventer. la première partie de l’ouvrage 
s’ attache ainsi à décrire la traduction que Jean-
Jacques Rousseau fait du mythe au xviiie siècle 
et la transposition qu’en font Girodet et canova 
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quelques décennies plus tard. une deuxième par-
tie, la plus conséquente, étudie, dans les  textes 
d’Edgar Quinet, d’E. t.a. Hoffmann, de Zola, de 
Villiers de l’isle-adam et bien d’autres, l’as- 
sociation au xixe siècle de Pygmalion à d’autres 
mythes – Méduse, Daphné, Niobé, Narcisse. ces 
différents degrés de « fédération » révéleront tan-
tôt un simple rapprochement stylistique, tantôt de 
véritables bouleversements de l’intrigue et des per-
sonnages. la Pandore de Voltaire (1740), L’Anti-Pig-
malion ou l’amour Prométhée de Poultier-d’Elmotte 
(1780), le Prométhée d’Edgar Quinet (1838) et les 
Martyrs d’Arezzo de Jules le Fèvre-Deumier (1839), 
tous étudiés au chapitre iv, offrent de remarqua-
bles exemples de fédération du mythe de Pygma-
lion à un autre mythe, en l’occurrence celui de 
Prométhée. au contact l’un de l’autre, le caractère 
de chacun des héros change, « la passion de Pyg-
malion prend un caractère plus corrosif tandis que 
la révolte de Prométhée se dote d’un caractère plus 
pacifique » (p. 106). la référence au créateur, per-
sonnifié par Vénus dans le  mythe ovidien, disparaît. 
Elle est remplacée par une allusion, plus ou moins 
dissimulée, à une Nature rivale. les conséquences 
de ces influences réciproques sont bien plus impor-
tantes qu’il n’y paraît. le rapport de Pygmalion à 
l’œuvre animée s’en trouve bouleversé. l’artiste, 
qui s’affirme en tant que tel, doit « tenter de résou-
dre l’altérité de son œuvre elle-même au prix par-
fois d’une guerre – l’œuvre étant vue comme un 
double démoniaque » (p. 106).  Nombre d’œuvres 
dans lesquelles il se met en scène –  peintures ou 
sculptures – présentent des analogies avec ces in-
terprétations littéraires. les exemples ne  manquent 
pas chez les prérapha élites ou, plus tard, chez les 
surréalistes. À ce titre, les stimulantes analyses des 
romans ou nouvelles auraient gagné en épaisseur 
si elles avaient été mises, tout au long du travail de 
Geisler-Szmulewicz, en résonance avec quelques 
références artistiques contemporaines. En 1891, 
par exemple, apparaît dans Là-Bas la notion de 
« pygmalionisme » (p. 337-338). ce phénomène 
décrit par Joris-Karl Huysmans est propre à l’ar-
tiste qui s’éprend, comme le Pygmalion du mythe, 
de l’œuvre qu’il a créée. un même narcissisme se 
dégage des mises en scène que Jean-léon Gérôme 
consacra au  mythe, en 1890 notamment, dans 
plusieurs versions de Pygmalion et Galatée (vers 
1890, New York, the Metropolitan Museum of 
art ; fig. 1) ou en 1892, dans Le travail du marbre 
(New York, Dahesh Museum of art).
la lecture du 
livre de Victor 
Stoichita com-
ble  cette frus-
tration. l’adop-
tion d’un large 
espace chro-
nologique – de 
l’antiquité au 
xxe siècle – lais-




éléments du mythe ovidien restés jusqu’alors 
dans l’ombre. cette vision distanciée, peut-être 
moins originale que celle déployée par Geisler-
Szmulewicz, s’apparente à une herméneutique. 
appliquée à quelques détails du  mythe, cette 
méthode n’en réussit pas moins, par la justesse 
de ses comparaisons, à éclairer les interprétations 
visuelles du texte ovidien. Parmi ces éléments, 
une question concerne notamment le matériau 
dans lequel Pygmalion fabrique sa statue. Ovide 
cite à plusieurs reprises l’ivoire et ce détail n’a 
pas, d’après Stoichita, la simple fonction poétique 
qu’on lui attribue généralement. au cours des 
siècles, l’habileté de l’artiste « à simuler la chair 
dans l’ivoire » a fait l’objet de nombreuses inter-
prétations, étudiées dans la suite de l’ouvrage. 
l’auteur évite pourtant les travers d’une vaine 
recension des formes, en expliquant les change-
ments et amplifications que connaissent quelques 
invariants du mythe définis en introduction. la 
figure du génie inspiré ou la relation sensible 
qu’entretient l’artiste avec l’œuvre en cours 
d’élaboration sont notamment étudiées au fil des 
multiples exemples convoqués par l’auteur : mi-
niatures médiévales, statuaires de la Renaissan-
ce, peintures romantiques, photographies. Objet 
d’une ultime analyse, le film d’alfred Hitchcock 
Vertigo (Sueurs froides, 1958) montre quel degré 
atteint l’imprégnation du mythe de Pygmalion 
dans la culture visuelle occidentale. la plupart 
de ces œuvres prennent pour sujet ce moment-
clé de la création où se confondent carnation et 
 incarnation. Recentré sur le moment où l’ins-
piration donne vie à l’œuvre, le mythe devient 
mythe de l’artiste et mythe de la création. En 
1878, l’ensemble de quatre tableaux qu’Edward 















ration et de la 
création. Dans 
Le cœur désire, 
d’abord, face à 
une sculpture 
des Trois Grâ-
ces, le sculpteur 
c o n t e m p l e . 
Puis dans La main retient, face à Galatée encore de 
marbre, la passion amoureuse pour son œuvre 
naît. la statue s’anime, sa chair se colore dans 
La divinité enflamme pour qu’enfin, descendue du 
piédestal où jusqu’alors elle se trouvait, Pygma-
lion, dans le dernier volet du cycle L’âme s’élève, 
s’apprête à l’embrasser (1878, Birmingham, city 
Museum and art Gallery ; fig. 2).
Geisler-Szmulewicz et Stoichita situent cette 
orientation du mythe vers l’artiste et sa création 
en 1770, date à laquelle Jean-Jacques Rousseau 
met en scène Pygmalion. la relecture de ce court 
texte permet toutefois à Geisler-Szmulewicz d’éta-
blir les libertés que l’auteur prend par rapport au 
texte initial, parmi lesquelles cinq écarts d’impor-
tance : « la scène se passe à tyr et non à chypre ; 
le sculpteur ne hait plus les Propétides ; la statue 
n’est plus anonyme mais se nomme Galathée ; la 
scène ne se déroule plus devant les autels de Vé-
nus, mais dans l’atelier de Pygmalion et celui-ci 
est donc présenté comme un sculpteur de profes-
sion ; la descendance du couple n’est plus men-
tionnée » (p. 41). l’examen attentif de l’intrigue 
montre certains 
a l l é g e m e n t s 




ne qui se joue 
entre le sculp-
teur et sa statue 





sont ainsi réduits à leur plus simple expression, 
le monologue de Pygmalion sur la scène, unique 
dans les représentations du mythe au xviiie siè-
cle, n’en est que plus frappant. cette dernière 
transformation, inspirée du groupe sculpté 
qu’étienne-Maurice Falconet exposa au Salon 
en 1763 (1763, Baltimore, Walters art Gallery ; 
fig. 3), mène à un resserrement du récit autour 
du seul personnage de Pygmalion.
anne-louis Girodet-trioson se fit, en 1819, 
le plus brillant interprète de ces changements. 
l’étude de son tableau Pygmalion et Galatée est une 
figure incontournable de bon nombre d’études 
consacrées au mythe et plus largement de celles 
qui traitent de problématiques liées à la produc-
tion artistique et à l’inspiration. toutes rappellent 
bien sûr le succès que Girodet obtint au Salon 
face à Géricault. toutes y voient une confronta-
tion forte de symboles. Pygmalion et Galatée d’un 
côté, qu’anne-louis Girodet-trioson voulut un 
emblème d’une peinture d’histoire respectueuse 
des conventions académiques et inspirée de su-
jets antiques ; de l’autre, Le radeau de la Méduse, 
soit la représentation d’un événement contem-
porain que son auteur voulait hisser à la dignité 
d’une grande peinture d’histoire.
Par de multiples allusions à la presse de l’épo-
que, Geisler-Szmulewicz réussit à faire revivre le 
triomphe remporté par Girodet (en effet, les li-
gnes que lui consacre le Journal des débats font 
du peintre rien moins qu’un « Nouveau Pygma-
lion »). Son analyse souligne combien l’artiste fut 
l’homme-orchestre de ce triomphe, favorisant 
lui-même certains parallèles biographiques en 
puisant dans le récit d’Ovide pour décrire, dans 
un poème resté célèbre, son inspiration 8.
ce point de vue s’enrichit des thèses qu’avance 
chiara Savettieri dans son article. l’auteur, qui 
a consacré une thèse de doctorat au peintre, ex-
plore ce que la critique du Salon, aveuglée par le 
sujet mythologique et par le modèle fourni par 
la Vénus Médicis, n’a fait que relever. Quand les 
comptes rendus de l’époque réveillent le sou-
venir du mélodrame de Rousseau en évoquant 
quelques détails communs aux deux interpréta-
tions, l’historienne voit leur enchevêtrement. la 
comparaison qu’elle opère, entre le mélodrame 
et le tableau d’une part et le récit initial des Méta-
morphoses d’autre part, suffit pour s’en convain-












aux pieds de 
sa statue, à 
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Gérôme ou lovis corinth du mythe au xixe siècle 
(fig. 5) –, tantôt métaphysiques dans l’Autopor-
trait avec tête et corps de Georges Segal en 1968. 
Si la référence explicite au mythe tend à se dis-
soudre au xxe siècle, le thème de l’inspiration, 
dont le récit d’Ovide était prétexte à la repré-
sentation, reste un sujet central. En accordant 
une part importante de leurs développements 
aux relations artiste-modèle, nombre de mono-
graphies reflètent l’importance de cette ques-
tion. certaines expositions s’en font également 
l’écho ; en particulier celles consacrées à deux 
artistes, contemporains ou non – par exemple 
Rodin/carrière ou Giacometti/cézanne 12. le 
dialogue qui s’établit alors permet d’appréhen-
der ce moment-clé de la création, qui n’en reste 
pas moins difficile à modéliser.
issus d’un colloque tenu à la Villa Médicis 
en 2005, les actes dirigés par christiane Dotal 
et alexandre Dratwicki proposent des pistes de 
réflexion intéressantes, notamment par son ap-
proche interdisciplinaire. le domaine musical, 
confronté également aux problématiques tou-
chant à l’inspiration 13, offre en effet deux pers-
pectives d’études sur le thème.
la première est développée par Marie-
Pauline Martin dans un article consacré aux 
portraits de christoph Willibald Gluck 14. celui 
qu’expose Joseph-Siffred Duplessis au Salon 
de 1775 montre le musicien, seul, tête tournée 
vers le ciel et main posée sur l’instrument. le 
portrait de Gluck s’apparente à l’iconographie 
qui, depuis « Le Parnasse de Raphaël jusqu’à 
L’Inspiration du poète de Poussin définit la `Fu-
reur poétique´, ce degré d’inspiration où, selon 
Platon, l’artiste ne se possède plus lui-même, 
mais est littéralement possédé par une puis-





n’a rien de mys-
tique. il ne s’agit 
pas de révélation 
divine. « ici le 
génie est actif et 
l’inspiration sub-
jectivée, prove-
nant de la seule 
force d’âme de 
relation de l’ar-
tiste à son œu-
vre et sa dimen-
sion mythique 
s’épanouissent 
sous la plume 
de Rousseau 
– et, après lui, 
deviennent des 
clés de lecture 
essentielles de 
l’interprétation 
du mythe par 
les peintres au xixe siècle. Dès lors, le Pygma-
lion et Galatée de Girodet n’est plus seulement 
le chef-d’œuvre d’un néoclassicisme réinventé, 
mais traduit bien les réflexions d’un artiste qui 
y investit, peu d’années avant sa mort, son ex-
périence de la peinture face à la toile. le célèbre 
portrait dans l’atelier du peintre par François-
louis Dejuinne (1821), acquis récemment par le 
Musée Girodet de Montargis 9, offre ainsi le spec-
tacle d’une troublante mise en abyme 10 (fig. 4) : 
Girodet y peint debout sur un escabeau son Pyg-
malion et Galatée tandis que dans la pénombre se 
rhabille un modèle, à côté d’un moulage de la 
Vénus Médicis. À cet égard, les points de contact 
qu’établit chiara Savettieri entre l’œuvre d’an-
tonio canova, très inspirée par l’antique, d’une 
part, et l’Endymion et le Pygmalion et Galatée du 
peintre français, d’autre part, rejoignent certains 
commentaires critiques du Salon de 1819. Selon 
l’intention du commanditaire, le comte Som-
mariva, cette dernière toile était en effet conçue 
comme un hommage à canova, qui était capable 
de rendre la vie et l’impression de mouvement 
dans le marbre. l’œuvre de Girodet, qui croit 
que l’art se charge d’une forte composante intel-
lectuelle, se démarque néanmoins des marbres 
canoviens par une certaine froideur, notamment 
dans le rendu des chairs.
le chef-d’œuvre de Girodet n’épuise pourtant 
pas la richesse du mythe. l’éclectisme des exem-
ples choisis par Frédéric chappey dans l’article 
préliminaire de L’artiste et sa muse en donne un 
bon aperçu 11. chaque œuvre reflète l’évolution 
du regard que l’artiste jette sur lui-même, mis en 
scène dans sa relation avec son modèle : rapports 
tantôt sensuels, voire érotiques – qui se déga-
gent des interprétations que donnent Jean-léon 
4. François-
Louis Dejuinne, 











nu de dos, 
1903, Zurich, 
Kunsthaus.
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l’artiste. En un mot, le musicien ne reçoit plus 
l’inspiration, il est lui-même inspiré » (p. 167). 
Nouveau génie, l’artiste crée sans le recours 
d’une quelconque aide extérieure. la muse 
qui était aux côtés de Pygmalion disparaît ainsi 
du tableau au profit d’une allégorie invisible 
que le spectateur devine mais ne voit pas. le 
motif qui en découle, nommé par Marie-Pau-
line Martin « enthousiasme créateur », et que 
l’on voit à la même époque peint par thomas 
lawrence dans son portrait d’antonio canova, 
échappait aux analyses précédemment citées. 
Sans doute parce que la présence de Galatée 
face à Pygmalion, dans les représentations étu-
diées, a masqué en partie cet aspect du my-
the au profit de l’habileté technique de l’ar-
tiste dans le rendu de la vie, ou de la relation 
amoureuse qu’il entretient avec l’œuvre qui 
naît sous ses doigts. ici, la notion d’inventivité 
devient synonyme de celle de l’inspiration, 
quand l’artiste se place au centre de sa créa-
tion. cette focalisation sur lui-même concourt 
à une forme propre de mythification : le motif 
mythologique de l’inspiration, dont Pygmalion 
était l’emblème, disparaît pour renaître sous 
les traits de l’artiste lui-même. la pose médi-
tative, le menton dans la main droite, est l’un 
des poncifs de cette représentation.
la seconde perspective est l’autofocalisation 
qui affleure dans un grand nombre d’œuvres des 
xixe et xxe siècles abordées dans les essais de la 
dernière partie de L’artiste et sa muse. Parmi ceux-
ci, Hervé lacombe choisit l’opéra composé par 
Karlheinz Stockhausen en 1981, Donnerstag aus 
Licht, pour comprendre comment s’articulent le 
mythique et le biographique dans la création 16, 
tandis qu’alexandre Dratwicki s’intéresse aux 
deux niveaux de lecture qu’antoine Elwart, 
Prix de Rome de musique de 1834, met au point 
dans L’entrée en loge. le jeune homme ne modifia 
pas l’esprit du livret, mais y superposa sa propre 
expérience, dénonçant, non sans habileté, les 
contraintes du concours 17.
la médiation du mythe offre de nombreuses 
perspectives d’analyse de concepts dont la ri-
chesse et la complexité sont mal prises en compte 
par les méthodes traditionnelles d’investigation. 
Support de l’analyse historique déployée dans les 
réflexions que proposent les quatre ouvrages re-
censés, le récit ovidien est prétexte à interroger la 
relation qu’entretient l’artiste avec son modèle et 
aborde les notions d’inspiration et de créativité.
le croisement avec d’autres mythes s’avère 
également nécessaire. Pierre Sérié 18 ou christiane 
Dotal 19, dans L’artiste et sa muse, s’y emploient en ex-
plorant celui de Phryné, très présent sur les cimai-
ses des Salons de la seconde moitié du xixe siècle. 
Dans ce même exercice, Bernard Vouilloux, dans 
Le tableau vivant, Phryné, l’orateur et le peintre, met 
en scène un troisième acteur incontournable de la 
création que le mythe de Pygmalion occultait : le 
spectateur 20. l’auteur y approfondit les réflexions 
engagées par l’étude du texte d’Ovide vers d’autres 
récits et mythes antiques, en éclairant la théâtralité 
si importante pour la peinture du xixe siècle et dont 
la Phryné devant l’Aréopage de Jean-léon Gérôme 
sert de frontispice et d’œuvre-modèle.
1. John l. carr, « Pygmalion and the Philosophes. the 
animated Statue in Eighteenth-century France », dans 
Journal of the Warburg and Courtauld Institutes, 1960, XXiii, 
3-4, p. 239-255.
2. citons notamment les travaux d’andreas Blühm, Pyg-
malion. Die Ikonographie eines Künstlermythos zwischen 1500 
und 1900, Francfort, 1988, et plus récemment Facundo 
tomás, isabel Justo éd., Pigmalión o el amor por lo creado, 
Barcelone, 2005.
3. Ernst H. Gombrich, L’Art et l’illusion. Psychologie de 
la représentation picturale, Paris, 2002, chap. iii, p. 80-98 
[New York, 1960].
4. Par exemple Hermann Schlüter, Das Pygmalion-Symbol 
bei Rousseau, Hamann, Schiller. Drei Studien zur Geistesges-
chichte der Goethezeit, Zurich, 1968 ; Hans Sckommodau, 
« Pygmalion bei Franzosen und Deutschen im 18. Ja-
hrhundet », dans Sitzungsberichte des Wissenschaftlichen 
Gesellschaft an der Johann Wolfang Goethe Universität Fran-
kfurt-am-Main, Wiesbaden, 1969, 8/3, p. 5-34, ou plus 
récemment inka Mülder-Bach, Im Zeichen Pygmalions. Das 
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– El siglo xix en el Prado, José luis Díez, Javier Barón 
thaidigsmann éd., (cat. expo., Madrid, Museo Nacional 
del Prado, 2007-2008), Madrid, Museo Nacional del 
Prado, 2007. 520 p., 47 fig. ; iSBN : 978-84-8480-126-9 ; 
48 €.
– José luis Díez, Eduardo Rosales (1836-1873) : dibujos. 
Catálogo razonado, Santander, Fundación Marcelino Botín, 
2007, 2 vol. 945 p., fig. n. et b. et coul. ; iSBN : 978-84-
96655-07-2 ; 57,60 €.
– carlos reyero, « cuando los dioses clasicos no existían 
y los modernos no eran adorados todavía. un lugar para 
el xix en Bilbao », dans De Goya a Gauguin. El siglo xix en 
el Museo de Bellas Artes de Bilbao, (cat. expo., Bilbao, Museo 
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au cours des dernières décennies, plusieurs études 
historiographiques se sont efforcées, à travers 
des parcours variés, de retracer une physio-
nomie du xixe siècle qui ne serait pas néces-
sairement calquée sur le paradigme parisien 
de la modernité (réalismes, impressionnismes, 
avant-gardes) mais, au contraire, susceptible 
de rendre compte de tout ce que, dans le siè-
cle des Nations, les différents pays de l’Europe 
et du monde, en dehors de la France, sont par-
venus à réaliser avec leurs propres systèmes 
des beaux-arts, en tenant compte des horizons 
spirituels, des configurations territoriales, des 
événements historiques et culturels caractéris-
tiques de chaque état. Dans cette perspective, 
il faut reconnaître le rôle moteur joué par les 
musées (aux états-unis inclus). En effet, la mu-
séologie, certes suivant des mécanismes qui ne 
lui appartiennent pas toujours en propre, a mis 
à l’ordre du jour la nécessité de replacer l’art du 
xixe siècle dans son contexte culturel particulier, 
y compris le contexte académique, contribuant 
ainsi de manière décisive à faire apparaître un 
panorama bien plus complexe et varié qu’il y a 
trente ou quarante ans.
l’ouverture de la nouvelle extension du 
musée du Prado, conçue par Rafael Moneo, le 
30 octobre 2007, avec une exposition d’anthologie 
